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EL QUINTO MAYO TEATRAL DE LA HABANA 
Ricard Salvat 
En esta revista,Théús Botinas se ocupó ampliamente de la edición número cuatro del Mayo 
Teatral. I Nos habían informado,Théús y algunos teatristas de Sudamérica, de que era un evento 
extraordinario, y por esta razón este año no quisimos faltar a la cita habanera y dar noticia de la 
misma de la manera más amplia posible. Entre otras cosas, porque la edición de este año 
coincidía-con la presentación del número de Conjunto con el que esta revista admirable, por su 
amplitud de mirada y alto rigor, cumplía los cuarenta años de existencia.Vívian Martínez llevó la 
cita teatral de este año con la categoría y el buen hacer que le son habituales.Todos sabemos de 
la difícil situación económica en que se encuentra Cuba y, por tanto, pensamos que no debe ser 
nada fácil estructurar un festival con los medios escasos que suponemos deben de tener. Aun-
que n() vimos que nadie se quejara por las penurias que a nosotros nos resultaron evidentes. El 
lloriqueo habitual en nuestros directores de festivales nunca apareció en La Habana. Pero, a 
pesar de todos los inconvenientes, la edición de este año, la primera a la que asistimos, tuvo un 
nivel medio muy alto. En algunos momentos incluso admirable. Se notaba, en todo momento, 
que la programación poseía una definición estética clarísima. Es un festival de director-autor, 
mejor dicho, de directora-autora, hecho desde un criterio personal o tal vez colectivo, pero 
llevado a cabo con aquel elemento que cada vez encontramos más a faltar en los festivales 
europeos: absoluto riesgo personal. En otras palabras: no es un festival ante el que tuviéramos la 
impresión de que estaba diseñado a partir de agentes o representantes de compañías, y nunca 
tuvimos la impresión, tampoco, de encontrarnos ante un mero amontonamiento de espectácu-
los más o menos de éxito reciente, como sucede cada vez más en los festivales de nuestras 
latitudes. Reunir en una misma edición a personalidades tan importantes como Antunes Filho, 
Jesusa Rodríguez, Eduardo Pavlovsky, Cristóbal Peláez, Luigi Maria Musati, Liliana Felipe, César 
Meléndez, Helia Arce, Daysi Granados, Carlos Pérez Peña, Joel Sáez y Abelardo Estorino, sin 
olvidar al gran Jan Linkens, que presentó un trabajo en colaboración con bailarines cubanos, 
siguiendo una dramaturgia de Mark Jonkers, demuestra una coherencia absoluta, una línea esté-
tica definida e importante. 
Por fin, Eduardo Pavlovsky actuaba en La Habana. No podía ser, bajo ningún concepto, que 
los teatristas cubanos, la actual y excelente generación de jóvenes autores y directores, siguieran 
por más tiempo sin conocer en directo las propuestas de esa gran máscara, de ese extraordina-
rio creador que es Eduardo Pavlovsky. Ha sido una experiencia muy enriquecedora verle en La 
Habana, después de haberlo admirado en Buenos Aires, Barcelona y Madrid. Pavlovsky siempre 
es el mismo, siempre es implacable, pero en La Habana su trabajo, sus denuncias, adquirieron 
una especial dimensión. Nos sucedió algo parecido a lo que nos ocurrió viendo a Dario Fo 
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Representació, al V Mayo Teatral, de Medea, de Seneca, dirigida per 
Luigi María Musati. L'obra es va pragramar del 7 al 15 de maigo 
también en la capital cubana. Fue, además, muy iluminador; suponemos, para los Jóvenes creado-
res de Cuba, poder tener contacto directo con Pavlovsky en los eventos que programó el Mayo 
Teatral. Pavlovsky presentó Lo muerte de Morguente Duros y POi stod. Algunos Jóvenes nos lo 
comentaron con entusiasmo. Lo que para ellos constituyó enfrentarse a Pavlovsky será asumi-
do y motivo de reflexión a lo largo de los próximos años. No sólo por sus espectáculos, sino 
también insistimos por sus charlas e intervenciones en mesas redondas. 
Para nosotros, constituyó también un gran enriquecimiento volver a encontrarnos, después 
de varios años, con un trabajo de Antunes Filho. No nos quedó muy claro si era propiamenl 
una propuesta absoluta del gran maestro brasileño, o era, más bien, un espectáculo tutelado por 
él. Por lo que explicó Sebastiao Milaré, era más bien una especie de taller improvisado por los 
actores, que Antunes Filho había ordenado y potenciado hasta las últimas consecuencias. Sebas-
tlao Milaré comentaba en el programa, a propósito de la obra Pret-a-porter 6: 
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El actor está en el centro de las preocupaciones estéticas de Antunes Filho. Siempre lo estuvo. Para él, 
el actor es el señor de la escena. De ahí su afirmación de que se puede hacer teatro en cualquier lugar 
sin escenarios, sin iluminación planificada, sin vestuario específico, sin equipamiento sonoro y hasta sin 
texto. Pero no se puede hacer teatro sin el actor. Sin embargo, no basta al ciudadano decir el texto y 
hacer bien ensayadas máscaras, para ser el señor de la escenaVa a tener que procurar caminos y me-
dios, trabajar, estudiar, investigar diferentes campos del conocimiento, entrenar cotidianamente el 
cuerpo y la voz, practicar su arte siempre. 
El actor que Antunes Filho propone con el CPT (Centro de Pesquisa Teatral) tiene que ser culto y 
estar dispuesto a rastrear los caminos del autoconocimiento. Nunca será el personaje, pero el personaje 
será siempre él, en las diversas situaciones y condiciones. Y si tuviera la suprema capacidad de, como 
él mismo, convencer al espectador de que es el personaje, entonces puede considerarse el señor de 
la escena.2 
Tuvimos la impresión de encontrarnos ante seis actores que eran unos verdaderos señores 
de la escena, muy inteligentes, de actuación muy actual, absolutamente sugestivos y convincen-
tes. Para nosotros, ver este trabajo fue un complemento, que tal vez diríamos que era necesario, 
para conocer mejor la labor de ese gran creador. Tuvimos la suerte en su día de ver varias veces 
Mocunoímo y Romeo y Julieto, espectáculos fascinantes, unas propuestas de gran formato, de 
fuerte creación visual y de una jugosidad verbal admirables. Pero encontrarnos ahora con un 
trabajo que, de base, era buscadamente esquemático (y no nos atreveríamos a decir que era 
pobre, pero cuanto menos, nada rico, como eran los otros), nos dio una nueva prueba de la gran 
dimensión como creador del autor de Poraíso zono norte.ToniVidal, que por edad no pudo ver 
los espectáculos a los que nos hemos referido, hablará de sus impresiones al encontrarse, por 
vez primera, con uno de los grandes creadores de Sudamérica. 
Algo parecido a lo que nos ocurrió con el trabajo de Antunes Filho nos sucedió con la pro-
puesta de Koborett literario, de Jesusa Rodríguez. Ocurre, con el teatro de Sudamérica, que, en el 
fondo, no es nada bien aceptado por el público del Estado español. La relación entre Madrid y 
las diferentes repúblicas sudamericanas es tan problemática, tan contradictoria, como la que 
sost'lene con Lisboa y el teatro de Portugal.Y aún es peor la que mantiene con las dramaturgias 
de los países norteafricanos. En el fondo, Madrid, y también Barcelona, han vuelto la espalda el 
teatro de Sudamérica, a la cultura portuguesa y a todas las riquísimas culturas árabes. Madrid no 
es la puerta de entrada natural del teatro de Latinoamérica, ni del teatro portugués, ni del de 
Egipto,T únez, Marruecos o los Emiratos, donde, por cierto, a menudo uno se encuentra con un 
teatro excelente.Ya sabemos que existe un admirable punto de encuentro, el Festival de Cádiz, 
pero al no preocuparse las políticas culturales de los diferentes gobiernos que hemos tenido a 
partir de la democracia de que el encuentro de Cádiz se continúe en Madrid, Barcelona y las 
diferentes capitales españolas con absoluta normalidad, el festival gaditano se ha acabado con-
virtiendo, con gran pesar de muchos teatristas del Estado español, en un gueto. En un gueto 
cultural al que por ejemplo no acuden los mejores críticos de todo el Estado. En este momento 
Alemania y Francia hacen más por dar a conocer el teatro sudamericano que lo que hace 
España. Lo mismo se podría decir del cine. Por suerte, Carmen Balcells y las editoriales catalanas 
consiguieron que no pasara lo mismo con la novela hispanoamericana. Decimos todo esto 
porque si Mocunoímo y Romeo y Julieto, de Antunes Filho, y Donno Giovonni, de Jesusa Rodríguez, 
especialmente, pero también algún otro espectáculo más de la gran mejicana, fueron grandiosos 
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éxitos en los mejores festivales o escenarios de España, estos éxitos no comportaron que 
viéramos con regularidad las siguientes propuestas de estos dos grandes creadores. Llegaron, 
triunfaron apoteósicamente, pero luego no volvimos a ver nuevos trabajos suyos. No hay mane-
ra de conseguir la continuidad de distribución que, por ejemplo, están consiguiendo en este 
momento Javier Daulte, y esperemos que también lo consigan DanielVeronese y Ricardo Bartís. 
La esencia mexicana de las intervenciones de Jesusa en Arquetipos se complementaba con la 
aportación de la argentina Liliana Felipe, más enraizada en el Kabarett centroeuropeo, yen algún 
momento nos preguntamos si no tenía en cuenta aquella admirable tradición yidish del teatro 
de Buenos Aires que prácticamente se está perdiendo. 
Una muy agradable sorpresa para nosotros la constituyó el trabajo presentado por el Gru-
po Teatro Matacandelas, de Colombia, fundado en 1979. La propuesta, titulada Lo chico que 
quería ser Dios, fue un espectáculo original que demostraba poseer una admirable modernidad 
y un gran conocimiento de lo que es el último lenguaje escénico. La propuesta se predica a dos 
niveles: el musical y el literario. De la dirección musical se encarga Ángela María Muñoz, persona 
preparadísima, de gran amplitud de registros; y de la dirección escénica, Cristóbal Peláez,Javier 
Jurado y Diego Sánchez. Ya al levantar el telón tuvimos la impresión de encontrarnos con un 
trabajo de primer nivel. Pudimos verificar que las aportaciones de Enrique Buenaventura, San-
tiago García y Jorge Ali Triana han dado su fruto. Por lo visto, en el Mayo Teatral del 2002 
presentaron un trabajo sobre O morinheiro, de Pessoa, que tuvo un éxito extraordinario. La obra 
que vimos este año es una refiexión sobre la experiencia de Sylvia Plath y de Ann Sexton, dos 
poetisas claves del siglo xx, dos iconos fundamentales para cierto feminismo y, también, dos 
mujeres desesperadas, víctimas del mal del siglo. Se usaban textos de estas poetisas, obsesas por 
el suicidio; del marido de Sylvia Plath, o sea,Ted Hughes, y de la Medeo de Séneca. Suponemos 
que los autores querían referirse a lo que por lo visto fue un intento de Sylvia Plath de matar 
a sus hijos. También se escucharon textos de Aurelia Schéiberg y del propio Cristóbal Peláez. 
Como dice muy acertadamente Cristóbal Peláez: 
Desde la perspectiva estética. nuestra puesta en escena de Lo chico que querío ser Dios no pretende 
agotar la complejidad del personaje. La escena no está obligada a ser un paisaje iluminado para el 
entendimiento, por el contrario, en esta fábrica de signos nos ha preocupado realizar un desplazamiento 
al territorio de la sensualidad, quiero decir; aquello que desde un principio nos propusimos como 
tarea fundamental: una obra para leer con el cuerpo, una sensación femenina para los sentidos. 
Su vida está caracterizada por una constante tensión entre la tentación de ser una chica normal--«con-
síguete una agradable imitación de hombrecito, un hombrecito amable, un hombrecito seguro, dulce, 
amoroso, que te dé hijos y pan y un techo seguro y un césped bien verde y montones de dinero 
todos los meses)}---- y el propósito de ser una poetisa mayor; en una personalidad omnisciente y plural 
--«creo que me gustaría presentarme como la chica que quería ser Dios»] 
En algunos momentos, y frente a todo el juego intelectual que comportaba la propuesta de 
Peláez, nos preguntamos si la cualidad de la parte musical no era, a veces, considerablemente 
superior al nivel de interpretación de los grandes textos literarios que se incorporaron al es-
pectáculo. Con todo, el trabajo poseía una rotundidad y una eficacia escénicas de primerísimo 
orden.Ya en un principio, al empezar, la impresión fue de gran impacto. Una experiencia parecida 
a la que tuvimos en París cuando vimos en los años cincuenta A lo diestro de Dios podre, de 
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Enrique Buenaventura, o en los sesenta, V/do e mane sevenno, de Joao Cabral de Melo Neto en 
Nancy. Y más tarde, ya en Barcelona y Madrid, Mocunoímo y Romeo y Juf¡eto, de Antunes Filho. 
Sentimos mucho no poder ver el espectáculo Medeo, del mismo grupo, que dirigió Luigi 
Maria Musati. El solo hecho de presentar en Colombia la Medeo de Séneca y no la de Eurípides 
es toda una toma de conciencia que nos viene a demostrar hasta qué punto este colectivo juega 
fuerte en el terreno estético y sabe arriesgarse. No tenemos noticia de que la Medeo de Séneca 
s haya representado en España después de 1933, cuando Margarita Xirgu lo hizo en Mérida. 
y hay que agradecer a los teatristas sudamericanos que recuperen la figura del gran autor 
cordobés que Andalucía, en particular, y España, en general , olvidan de una manera lamentable. 
El Mayo Teatral comportó también poder ver por fin un trabajo de César Meléndez, un actor 
que posee una espléndida máscara, y que tiene la capacidad de riesgo y de aventura de atrever-
se a dedicar un espectáculo a un tema candente: la inmigración nicaragüense en Costa Rica y el 
maltrato que esa inmigración merece por parte de los costarricenses. 
Por lo que respecta a la producción cubana, alguna de las propuestas que ofrecía nos llena-
ron de inquietud. Por ejemplo, nunca acabamos de comprender la inclusión de Flores de papel, 
Dirigida per Míriam Muñoz, una de les obres representades al festival Mayo Teatral va ser Flores 
de papel, d'Egon WolffA la fotograf¡a, els interprets: Míriam Muñoz i Danilo Marichal Osorio. 
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del maestro Egon Wolff, a no ser que fuera con carácter de homenaje. La obra fue presentada 
por el grupo cubano Icarión, con sede en la población de Matanzas. Ese texto, que tiene prácti-
camente treinta y cinco años, se ha ido convirtiendo en paradigmático, pero podíamos entender 
que se montara sólo si era con carácter de homenaje. Con todo, creo que no fue un absoluto 
acierto que la responsabilidad de la dirección y de la interpretación corriera a cargo de la misma 
persona, la excelente actriz Míriam Muñoz. De haber sido esa dúctil y preparada' comediante, 
dirigida por un gran director; por un director; creador; la propuesta hubiera sin duda ganado en 
dimensión yen efectividad de todo tipo. Descubrimos a un actor joven y lleno de posibilidades, 
Danilo Marichal Osorio. Una mención muy especial la merecería el arriesgado trabajo esceno-
gráfico y plástico de Rolando Estévez, por su originalidad y coherencia estéticas. Haber anulado 
el estreno de Voz en Martí, versión Carlos Pérez sobre Martí, el Apóstol, de Jorge Mañach, y Diario 
de compaña, de José Martí, nos impidió ver ese trabajo. La propuesta nos resultaba absoluta-
mente sugestiva y nos interesaba mucho ver el último trabajo de Carlos Pérez Peña. El hecho de 
que el espectáculo se diera en una tabaquería nos pareció sumamente original. Pero no supimos 
por qué razón el estreno no se llevó a cabo. 
Sí que tuvimos ocasión de ver una especie de preestreno, de ensayo general, por amabilidad 
de Abelardo Estorino, del espectáculo Luminaria, del gran autor mexicano Emilio Carballido, que 
dirigió el gran autor y director que nos invitó. La pieza de Carballido posee un gran encanto y 
está espléndidamente construida. La compañía Hubert de Blanck, desprendida del que fue míti-
co Teatro Estudio -para nosotros, ese teatro seguirá siendo siempre Teatro Estudio- mantie-
ne la línea de los grandes tiempos de este escenario. Excelentes actores, buena escenografía y 
rigor; mucho rigor siempre. En ese conjunto, sí encontramos lógico que se hiciera un homenaje 
a otro de los grandes maestros suramericanos, como es Emilio Carballido. La interpretación, 
muy cuidada, poseía el acierto de contar con Adria Santana, una comediante de primer orden, 
que en el preestreno que vimos nos resultó un tanto exagerada y sobreactuada. Pero es una 
personalidad de primer nivel, con una especial elegancia y una categoría de actriz extraordina-
rias. Muy interesante el trabajo de René Losada en un papel totalmente contrario a lo que le 
conocíamos hasta ahora, y también en esa ocasión descubrimos a Ernesto Tamayo, otro actor 
joven de gran nivel, que interpreta el papel de escritor y que posee una ductilidad admirable. 
Fuera del marco del Mayo Teatral tuvimos la posibilidad de ver el último trabajo de Eugenio 
Hernández Espinosa, Quiriquibú Mandinga, una obra presentada por el Teatro Cimarrón en cola-
boración con el Teatro Caribeño. Este estreno pretende ser; como se lee en el programa, un 
saludo al cuarenta aniversario de la creación de la obra Moría Antonio, el admirable texto de 
Hernández Espinosa que creó un mito absolutamente caribeño, una especie de Carmen afro-
cubano, que ya es prácticamente un clásico. Quiriquibú Mandinga es un texto con grandes 
elementos del teatro del absurdo, pero arraigado siempre en la raíz afro que caracteriza el clima 
de investigaciones de Eugenio Hernández Espinosa. En la obra, tres hermanos (Él, Ella y la Otra) 
«se debaten entre sus propias necesidades físicas y espirituales y las imposiciones de un padre 
omnipresente, omnisciente y omnipotente, rector de lo que debe ser la moral, las costumbres 
familiares y sociales, sus vidas mismas. La puesta de Alberto Curbelo, a partir de las pautas 
musicales, del rerranero popular y de otros códigos presentes en la vasta obra de Hernández 
Espinosa, rescata lo lúdico, el perenne choteo a estructuras y órdenes jerárquicas y a actitudes 
244 
que no nacen de sentimientos y convicciones propias, sino de la simulación, del miedo, de la 
autocensura y represión de sus más elementales necesidades como seres humanos.» Reprodu-
cimos el texto del programa porque intuimos que ha sido escrito por su autor. La propuesta, 
excelentemente dirigida, contó con tres actores de primer nivel: Montse Duany, Estrella Borbón 
y Ángel Ramírez Lahera. La primera es un «animal escénico» de primerísimo orden. La verdad 
es que, ante esta propuesta, uno, como con la mayoría de los espectáculos de Hernández 
Espinosa, debe abandonarse al clima de fascinación que ejerce. Esa lucha de. los hermanos 
contra las fuerzas oscuras, contra el poder del padre, esos juegos que se establecen entre ellos, 
nos resultaron apasionantes.Y, de nuevo, para nosotros esa propuesta comportó una especie de 
lección de humildad. Nuestro desconocimiento de la cultura afro-caribeña nos llevaba a quedar-
nos en los aspectos más fenoménicos del espectáculo. Pero, con todo, nos resultó absolutamen-
te interesante. Un elemento añadido lo constituye el teatro donde se representa la propuesta. El 
otrora famoso, casi mítico, City Hall de El Cerro, un edificio bellísimo de ese Art Déco tan 
especial que La Habana posee. En suma, una maravilla de espacio. 
También tuvimos ocasión de ver una representación a puerta cerrada del espectáculo Vida y 
muerte de Pier Paolo Pasolini, de Michel Azama, a cargo del Teatro Argos, en otro espacio para 
nosotros desconocido y bellísimo: la novena planta delTeatro Nacional de Cuba, Sala Avellaneda. 
La dirección del espectáculo es absolutamente extraordinaria y salva en todo momento el 
carácter discursivo y falto de nervio a menudo que el texto posee. Pensamos que Azama, 
puesto a denunciar el crimen cometido con Pasolini, debía ir más lejos. Pero el director salvó 
muchas de las situaciones apoyándose en unos actores de gran nivel. Cabe destacar a Alexis 
Díaz de Villegas y a los jóvenes Caleb Casas, Ileana Rodríguez y Fidel Betancourt, acompañados 
con gran eficacia por Pancho García,José Luis Hidalgo,José Luis Pérez yYasmani Guerrero. En un 
momento en que el teatro político está siendo, al menos en Europa, poco cultivado, uno agra-
dece siempre que Michel Azama se haya ocupado de algunos de los grandes temas del siglo xx. 
Por ejemplo, en Aztecas y Cruzadas. Quizá tendamos a pedirle más de la cuenta, como tende-
mos a hacerlo con MichelVinaver,4 dado que pocos autores se ocupan de los asuntos de la vida 
política actual. Ello nos lleva a esperar de quienes sí lo I;)acen, quizás más de lo que sería lógico 
pedirles. En todo caso, dada la denuncia que hace del asesinato de Pasolini, tal vez hubiera sido 
oportuno dar algunos caminos para entender cuáles fueron los verdaderos móviles de este 
asesinato. Se debía de ir mucho más lejos. El director, en ciertos aspectos, sí fue más lejos. Carlos 
Celdrán demostró ser un gran creador de imágenes. Las palabras publicadas en el programa nos 
resultaron todo un hallazgo y una toma de posiciones. Viendo el apasionante espectáculo no 
pudimos dejar de recordar cómo se había tratado en Cuba a los homosexuales a finales de la 
década de los años sesenta. Aquellos campos de castigo ... Ver la obra nos resultó una sorpresa 
muy grande. Realmente, en lo que respecta a la convivencia social, se han ganado en Cuba o, 
como mínimo, se están generando cotas admirables, hace pocos años inimaginables. Pero vea-
mos lo que se dice el programa: 
Azama construye una especie de Evangelio según Pasolini. el viacrucis de un intelectual que murió por 
serlo, que vivió acorde a sus principios éticos y a sus pulsiones, adicto a la vida y a las paradojas de la 
realidad, negó hasta la rabia los discursos del poder y de las ideas, molesto y atractivo, trasgresor y 
. convincente, su cine, su pensamiento y su muerte no cesan de provocarnos. 
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Son los años setenta. Pasohnl cae abatido en una playa en las afueras de Roma. entl-e nosotros son 
años también difíciles. la Intolerancia toma cuerpo y hace estragos. la cultura cubana mide y repasa 
aún el monto de tales erroresTra r a Pasol,n, de vuelta es un poco establecer- el juego de la medltacrón 
y la memoria. es volver a jugar con las hendas. es jugar con el fuego para Intentar no quemarnos nunca 
más. 
Por lo que nos contaron, en las representaciones de este espectáculo con público habitual se 
crea un clima de gran expectación y emoción y para algunos de gran incomodidad. Por muchas 
razones ese espectáculo se está convirtiendo en mítico y paradigmático de ese momento tan 
especia l y, tal vez, esperanzador por el que atraviesa, en este momento, la cu ltul"a cubana. 
Hubo un día dedicado a los cuarenta años de la revista Conjunto. Intervinimos en este acto 
Lowell Fiel, Sebastiao Milaré y quien firma estas líneas. Inauguró el acto el gran ensayista y poeta 
Roberto Fernández Retamar. que abandonó la sala recién inaugurado el acto, lo cual no dejó de 
sorprender e incluso incomodar a más de uno de los participantes extranjeros. Quien más 
qui n menos había hecho un gran esfuerzo por acudir a Cuba y la displicente actitud del pre-
Abe/ardo Estorino ha dirigit enguany Luminaria, d'Emi/io Carbal/ido, 
una obra que també (arma part de/ V Mayo Teatra/. 
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sidente de la Casa de las Américas acabó disgustando. En el acto se hizo un gran recuerdo de 
Manuel Galich, aquel hombre admirable que creó la revista Conjunto y el Departamento de 
Teatro de la Casa de las Américas. Puestos a conmemorar; y la generosidad cubana sabe hacerlo 
y recordarlo siempre, fue aquel día o en aquellos días cuando se cumplían cuarenta y cinco años 
de la fundación de la Casa de las Américas. También se habló de Rine Leal, el gran crítico y 
continuador de Galich, que moriría en Venezuela pero que dejó una admirable labor que hoy ha 
hecho posible el alto nivel que caracteriza a la investigación teatral cubana. De Milaré se refirió a 
la continuidad del proceso histórico de su país. Habló de Antúnez, de su genialidad y de Augusto 
Boal, y los definió como los creadores del teatro moderno brasileño. Hizo un gran homenaje a 
Sabato Magaldi ya la generación de críticos que lideró.Y nos habló de la ausencia de buenos 
críticos con que Brasil se encuentra en este momento, y también de la falta de interés, algo por 
lo visto universal, que las editoriales al uso tienen por los libros de teatro. Acabó hablando del 
actual teatro brasileño que, según él, asume de nuevo una gran importancia social. Lowell Fiet 
resultó una voz muy diferente. Recordó que es norteamericano, pero nos informó que vive en 
Puerto Rico desde hace tiempo. De hecho, trabaja y usa el español como su lengua habitual. 
Habló de las manifestaciones que tuvieron lugar en Estados Unidos en contra de la guerra de 
Irak y se refirió especialmente a la manifestación del 20 de marzo, con ciento veinte mil partici-
pantes por las calles de Manhattan. Este mismo día, Lowell Fiet presentó un libro en el que habla 
de la situación del teatro puertorriqueño. Nos referimos a El Teatro Puertorriqueño Reimaginado. 
Notos críticos sobre lo creación dramótico y el performances De hecho, todo lo que nos contó 
sobre Puerto Rico está sabiamente explicado en este libro que hacía falta, porque el teatro de 
esta isla posee un nivel muy alto, a pesar de que sea un teatro que pertenece a un país sin 
verdadero estado y con una crisis de identidad política extraordinaria. Cerró el acto, con gran 
elegancia, la gran maestra Graciela Pogolotti, que es una verdadera institución. Intervino así 
mismo OmarValiño, el responsable de la revista Tablas, que también presentó el número setenta 
y cinco de su revista. Una revista que nos recordó que ya cumple veintiún años y que tiene una 
tirada de dos mil ejemplares. 
Un especial interés lo produjeron las mesas redondas, con intervenciones de los diferentes 
creadores. Destacó por encima de todos estos eventos el encuentro que el ministro de Cultura 
tuvo con algunos de los invitados del festival, sobre todo con los extranjeros. Valiente y muy 
auténtico se mostró el ministro con los errores del pasado. Contestó a todos y a cada uno con 
deferencia y explicó cuáles son las líneas maestras de su política cultural. 
El día antes de abandonar La Habana, Anton Arrufat me regaló la edición de Los siete contra 
Tebas,6 que ganó el premio UNEAC en 1968. Fui miembro del jurado y mi voto fue decisivo 
para que Arrufat ganara el premio. El posible lector de edad sabrá del «caso Padilla» y del caso 
Arrufat. Éste pagó muy caro el premio, y todos los que lo defendimos también. Ahora su libro se 
ha editado. Lo noche de los asesinos, de Pepe Triana, uno de los más fervientes defensores de 
Arrufat me contaron que se reestrenó en la vieja Habana y todos mis amigos me aseguraron 
que Los siete contra Tebas va a estrenarse.Todo depende de que Armando Suárez delVillartenga 
un momento para hacerlo. Quizá, por fin, se estén superando los muchos errores del pasado de 
que hablaba el ministro de Cultura. 
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